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à Elsa por acreditar no sonho 
 

 à Mafalda por me devolver as lágrimas 
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- Is that a funeral?  
 
- Yeah. Have you ever known anybody who died?  
 
- No. Have you?  
 
- No. But I did see this homeless woman who froze to death once just laying there on the sidewalk. She looked really sad. I got 
that homeless woman on videotape.  
 
- Why would you film that?  
 
- Because it was amazing. 
  
- What’s amazing about it? 
 
- When you see something like that, it’s like God is looking right at you, just for a second, and if your careful, you can look right 
back. 
 
- And what do you see?  
 
- Beauty.  
 
- Do you want to see the most beautiful thing I’ve ever filmed?  
- It was one of those days where it’s a minute away from snowing, and there was this electricity in the air. You can almost hear it, 
right? And this bag was like dancing with me. Like a little kid begging me to play with it. For fifteen minutes. That’s the day I 
realised that there was this entire life behind things, and this incredibly benevolent force, that wanted me to know that there was 
no reason to be afraid. Ever. Video is a poor excuse, I know, but it helps me remember. I need to remember.  
Sometimes there’s so much beauty in the world. I feel like I can’t take it and my heart is just going to cave in.  
 

“Beleza Americana”, Allan Ball (argumentista) 
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“A vida é emoção, tudo é emoção!”          
 

Rui Chafes 
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todos os meus trabalhos fazem parte de uma obra global intitulada: 
 
 
 
 
 
 
 
 
 

Mondrian  em  amena  cavaqueira  com  Schwiters  e 
Malevitch, sob o olhar beneplácito de Marcel Duchamp. 
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“Mas quem faz um quadro ou uma escultura, uma sonata ou uma sinfonia, faz alguma coisa que deve ser contemplada ou 
ouvida por si. E nesse sentido há alguma coisa de sagrado nisto. No sentido que é uma dádiva aos outros e uma coisa que vem 
de dentro de alguém que tem que fazer aquilo, …”                                                                                   
 
                                                                                                                                 Paulo Varela Gomes no documentário “Logo Existo” da realizadora Graça Castanheira 
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não sei porque faço isto mas sei que não posso parar. 
 

rib, dez 2006 
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eu sou 
 
I. sou o resultado das batalhas que quotidianamente ocorrem no meu interior. é uma interioridade em guerra sem 
vencedor, gerando, como na guerra-fria, uma espécie de “equilíbrio pelo terror”. neste mundo que é o meu, não existe lugar 
para Deus (não fosse esta figura mitológica servir de bode expiatório para o meu fracasso), não há espaço para a paz.  
o trabalho artístico que produzo emerge deste confronto. as peças que vão aparecendo são lágrimas ou sorrisos, gritos ou 
silêncios, dor, amor, sofrimento, vida morte ou eternidade. são ciência ou poesia, são viagens infinitas pelo cosmos.  
encontro no triângulo autor-obra-espectador, a transcendência que emana da espiritualidade gerada neste confronto. 
aqui germinam a ansiedade, angustia, insegurança, paixão. resultam emoções que sendo ou não catalizadoras do processo 
criativo, me levam a uma relação amorosa, quase carnal, com o objecto produzido. exponho-me, visceralmente. desta 
vulnerabilidade, nasce um estranho poder que é a força que resulta da autenticidade. 
através do processo de descontextualização/recontextualização, o objecto adquire um novo estatuto, oferecendo a alma do 
autor ao espectador. desta oferenda quase sacrificial, nasce o desequilíbrio, germinam novas emoções. completa-se o ciclo e 
fecha-se então o triângulo. 
 
II. a arte é anterior ao olhar, precede a consciência. ubíqua, é como a radiação cósmica fóssil que preenche o Cosmos 
e o percorre à velocidade da luz, é anterior à criação. com ela nasce verdadeiramente o Universo. 
 
III. a beleza que se projecta das coisas vem-me direita ao “estômago”, como se de um golpe que se abate 
inexoravelmente sobre o atleta se tratasse, atingindo-me, num impacto devastador que me transporta aos limites da 
consciência. inebriando-me de luz e de paz, inunda-me de uma serenidade inquieta que me envolve e revolve e faz mover o 
mundo, o meu mundo. 
 
IV. a matéria que emanou do coração das estrelas para dar origem à vida e, em ultima análise à consciência, parece 
inexoravelmente tender para a organização e complexificação. podemos então pensar que o surgimento da vida e depois da 
consciência é inevitável e que, por isso, existe uma subliminar energia determinista que define o destino do Universo. no 
entanto, é o acaso que, emergindo neste processo, vai, em cada instante, abrindo e fechando caminhos, moldando o futuro.  
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Duchamp, Schwiters e outros, incorporaram lixo nas suas obras. objectos do quotidiano, inúteis, mas possuidores de um 
estranho apelo, de uma irresistível força. a pulsão que os levava a procurar estes objectos está dentro de mim e leva-me a 
perseguir a beleza aos confins do Universo ao mais profundo da alma. 
do cruzamento do objecto com a alma, da imponderabilidade desta relação estética (razão\emoção), nasce a obra de arte. no 
processo criativo, que é verdadeiramente iniciado prioritariamente à execução da obra de arte, a ideia é dinâmica e é, até ao 
último instante, efémera. na relação da ideia com os materiais que a sedimentam (dialéctica criativa), esta muda, em cada 
instante, profunda ou superficialmente. 
 
V. quando nasce em mim a ideia, sinto como se o Universo me preenchesse e, oferecendo-me um vislumbre de 
eternidade, me escolhesse para que eu, transportando a centelha da vida, depositasse, num qualquer suporte material a beleza 
da criação, a paixão da existência, a dor pelo efémero. como se um raio cósmico vindo dos princípios dos tempos, portador da 
mensagem primordial, me atingisse, trespassando-me a carne e me enchesse de mim. 

 
VI. parte da obra, está já nos objectos ou materiais que da rua vou recolhendo. esta “qualidade” intrínseca, impõe-se nos 
trabalhos que produzo. na composição, sobrepõe-se à minha própria vontade, conquistando espaço no painel. estes objectos 
afirmam-se pelo que são, no combate mediúnico, que com o criador estabelecem, num jogo de sedução, paixão e emoção, 
obedecendo a uma espontânea coreografia plástica readquirindo a vitalidade perdida. 
frequentemente, na relação dialéctica que com estes objectos e materiais estabeleço, parece-me que neles me limito a ver o 
que sempre lá terá estado e que, num acto oportunista, quase parasita, deles me aproprio. 
por vezes, revelam coisas de mim que eu próprio desconheço. recantos escondidos do meu universo pessoal, raios de luz 
preservados no tempo portadores de imagens extraordinárias, emoções que me explodem nas “mãos” e se derramam sobre os 
painéis que vou construindo. 
 
VII.  as cores e texturas do acaso, trabalhadas pelo tempo, os “objet trouvé”, a tridimensionalidade dos elementos que 
integram a composição e que se projectam em direcção ao observador, provocando-o, questionando-o, que rompem a visceral 
ligação ao painel, e que se emancipam, num processo de continua dialéctica com o meu estado de alma, constituem a síntese 
daquilo a que poderia chamar, os elementos do processo criativo.  
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é portanto a ideia de que o que sobra, o que efectivamente fica, aquilo que se vê e se expressa no painel, é fruto de um 
processo longo, quase hedonista, que emerge da dor e prazer. 
 
VIII. nada é planeado. tudo é arrancado ao mais profundo de mim. tudo é emoção. o tempo domina o acaso prevalece. 
não existem fronteiras, não existem materiais pobres ou nobres. 
 
IX. nesses objectos, enjeitados do quotidiano humano, marginais do “belo”, encontro as qualidades plásticas para que, 
peça a peça, reunindo-se em composição nos painéis que construo, expressem, visceralmente, o Eu. 
 
X. o tempo permitiu-me perceber que por vezes a realidade nos pode surpreender, pela metafísica, pela transcendência 
do quotidiano, pela espiritualidade do mundano. o ridículo pode transformar-se em algo superior, o supérfluo em fundamental, o 
desperdício em matéria-prima. é o quotidiano rejeitado, marginal do “belo”, é a paleta de todas as possibilidades. 
 
Beuys dizia que “todos podem ser artistas”. afirmo eu, que apenas aqueles dispostos a arriscar a sanidade mental na busca 
pela beleza, a percorrer a estrada repleta de espelhos e constatar que o próprio reflexo está em constante mutação, a descobrir, 
um Eu que se encontra para além do próprio, vislumbram a paradoxal beleza de um mundo interior em constante convulsão. 
 
XI. não conheço a verdade, não a procuro. perscruto, versões da realidade, fugazes reflexos que se escondem do olhar 
e se refugiam nos interstícios da alma no fino tecido do espaço tempo onde está a eternidade. 
 
XII. parto da atitude de Duchamp, da estética de Mondrian, da emoção de Malevitch e da plástica de Schwiters para, 
escapando ao caos da fusão destes universos, gerar o meu próprio cosmos.  
 
XIII. não é uma cosmogonia universal que proponho, mas antes um projecto.individual que, apesar da herança anarquista 
DaDa, e algo paradoxalmente ao contrário desta, procura a harmonia com o universo. proponho permitir à energia interior, essa 
simultaneamente luminosa e obscura essência, transformar-se no motor da busca pela beleza. 
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o discurso do método 
 
na génese do meu método está a emoção. este estado de alma, cuja origem tem um fundamento filosófico na relação com o 
mundo e com os objectos constitui a pulsão que, transcendendo-me, me impele para a obra. este conceito corresponde a um 
estado intelectual provocatório, que materializa o confronto. bebe do modernismo o conceito de que a obra de arte não está nos 
materiais mas na ideia. 
 
nos painéis as linhas entrecruzam-se parecendo obedecer a fundamentos originados na matemática. esta mondrianização, 
constitui um dos princípios do método. mas não é a arte pura nem a sua universalização, que quase deu origem a  um novo 
academismo, que me move.  nem tão pouco  são princípios de carácter científico ou  teosófico que o condicionam (método). é o 
instinto, o aleatório. é a emoção. o método implica a assunção da imponderabilidade como elemento integrante e fundamental 
do processo criativo.  
 
a imponderabilidade usa como motor o acaso e combustível o aleatório. o imponderável, o aleatório, o acaso, manifesta-se em 
encontros fortuitos, no meu quotidiano, com os materiais ou nas contingências impostas pelo tempo. o tempo que, não só agiu 
sobre o material, alterando-o cromática e texturalmente, erodindo-o, mas que agindo sobre mim próprio condiciona o acto 
criativo.  
 
nos painéis os planos multiplicam-se, recusam a singularidade. projectam-se em direcção ao observador, contradizem-se, 
manipulam e confundem. a diagonal impõe-se como trave mestra. a espinha dorsal. o ponto de partida na luta contra a simetria 
na busca do aparente desequilíbrio. tal como espero que da relação do meu trabalho com o espectador, nasça uma história, 
que é única, e efémera, nascendo da contemplação do objecto artístico, criando em cada instante um irrepetível final para a 
obra, sofro também, enquanto espectador do meu próprio trabalho, durante e após a sua execução, os efeitos reveladores da 
contemplação. são estas revelações que, me permitem acumular elementos que me exibem as entranhas e os seus segredos, 
e que como peças de um puzzle eternamente inacabado, se vão paulatinamente encaixando.  
 
a misteriosa pulsão que me compele para a elaboração do objecto artístico é avassaladora. manifesta-se, por vezes, 
fisiologicamente apresentando uma sintomatologia que poderia descrever como quase patológica.  
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neste processo destruo para reconstruir, descontextualizo para recontextualizar. procuro o equilíbrio da composição 
provocando o aparente desequilíbrio, assimetrizando o plano, esculpindo a linha.  
os planos multiplicam-se interseccionam-se, em confronto com a linha, em diálogo com a cor e a textura. 
 
a cada novo objecto, nasce nova partícula “gramatical” que enriquece a sintaxe plástica. cada obra é um laboratório em que a 
experimentação é um processo contínuo. 
 
a obra não está nunca terminada. evolui continuamente, na relação com o tempo1 que sobre ela actua, na relação com o 
espectador que com ela estabelece cumplicidades. o painel cria um universo a quatro dimensões: o espaço, a diagonal, o 
acaso, o tempo.  
 
o objecto que integra o painel e que é descontextualizado, preserva no entanto os sinais que, para o observador, constituem 
referências da sua (objecto) existência anterior. na cor, na textura na forma. desta dualidade nasce a emoção. surge a angústia 
da interpretação. interiormente, o espectador confronta-se com a banalidade que se refere ao estatuto anterior do objecto saído 
do quotidiano (um prato, uma porta de um armário de cozinha, uma página de jornal), com o estatuto adquirido, pela 
recontextualização duchampiana, em ambiente expositivo. instala-se assim, um processo dialéctico gerador de emoções 
contraditórias: repulsa/atracção, indiferença/excitação, vazio/reflexão. 
 
a obra, painel, caixa, auto-retrato, recebe um número que a ordena dentro da sua categoria. 
este processo, transcende o da mera catalogação. na relação com o observador, pretendo condicioná-lo ou influenciá-lo, o 
mínimo possível. como título, a frieza da numeração alfanumérica, intensifica a relação do espectador com a obra. sem 
grandes pistas, este reflecte, interroga-se, interpreta. deixa-se envolver. o observador funde-se com a obra e nasce uma 
história pessoal e única. 
 

                                                 
 
1 aqui com  duplo significado. a inexorabilidade do tempo cronológico e o confronto com o contexto histórico-social. 
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reflexões 001 
 
existe um ponto para alem do qual a obra em construção me parece quase insuportável. é então que me detenho e espero. 
cada trabalho a que dou início consome um pouco de mim, leva consigo um pouco da minha própria alma. vampírico, drena-
me, suga-me os fluidos vitais. neste processo, o da criação da obra de arte, a entrega é total e por vezes obsessiva. quando se 
torna necessário distanciar-me, para me afastar mentalmente da obra, retirá-la da minha cabeça e assim melhor a poder “ver”, 
abandono-me a um estranho silêncio que de mim se apodera cobrindo-me com um véu escuro, translúcido, parecendo-me 
então que todos os apelos criativos cessam. esta letargia, paradoxalmente, reconstitui-me, invadindo o meu espaço interior, 
preenchendo, dolorosamente, os espaços vazios com uma não identificada energia que me recupera enchendo-me de mim. 
como um balão, sinto-me lentamente insuflar, como se uma estranha, desconhecida e inquietante identidade exterior, zelasse 
para que a luz que viaja desde os confins do cosmos, sobre mim derramasse a sua energia. então, mesmo se apenas por 
breves instantes, lanço-me num frenesim criativo, que me rouba à realidade. transponho a fronteira da alma e toco terreno 
sagrado.  
 
do lado de lá, envio “mensagens”, perguntas que procuram outras perguntas, emoções perdidas que encontrei no canto mais 
recôndito de mim. do lado de lá, como se de uma marioneta se tratasse, manipulo o invólucro que é então o meu corpo, e 
constrói-se a obra. 
 
este “transe” é uma viagem cujo sentido se encontra expresso no conjunto dos trabalhos que vou realizando. mesmo nos 
falhanços (os falhanços representam, normalmente, becos sem saída, caminhos desconexos. representam um certo conjunto 
de perguntas para as quais não foi possível encontrar articulação. perguntas que nunca encontraram o seu ponto de 
interrogação).  
 
a relação umbilical que afirmo possuir com os meus trabalhos leva-me a nunca verdadeiramente deles me afastar. na eventual 
aquisição de uma das minhas obras, será contratualizado com o proprietário/a um acordo que, não só garante a “manutenção” 
da obra por si adquirida, reparando danos provocados por um acidente por exemplo, como também propõe a margem de 
contacto com a obra que para o autor sobeja. assim, e pelo facto de nunca considerar os meus trabalhos acabados poderei, em 
qualquer momento da sua “vida”, por qualquer razão, pretender fazê-los evoluir transformando-os. mesmo para as obras que 
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não estejam já na minha posse, e para as quais me surja em qualquer circunstância uma ideia que me leve a querer alterá-lo 
neste ou naquele sentido, será feita uma proposta ao proprietário/a, em que lhe será explicado todo o processo de 
transformação, desde o motivo subjacente a esta necessidade do autor, ao próprio processo de desconstrução/construção que 
posteriormente se materializará . este conceito é parte integrante da obra. faz tanto parte dela como os materiais que a 
compõem.  
 
para cada alteração, será efectuado um registo fotográfico do estado anterior da obra e do processo de transformação. esse 
registo passa então, também ele, a fazer parte integrante da obra. em nenhuma circunstância estas alterações corresponderão 
a pedidos do proprietário/a. 
 
a obra está sempre por acabar até que termine o meu próprio prazo de validade. à data da minha morte dou por terminados 
todos os meus trabalhos, mesmo aqueles que possam ainda estar na bancada. a partir de então não existem obras inacabadas, 
não existem projectos por realizar. afasto-me finalmente e entrego-me ao tempo como a ele entrego o destino que o acaso 
resolver oferecer a todas as minhas obras. 
 
 
 
 
 
 
 
 
 
 
 
 
 
 
 



15 

 

                                                                                                                                                                                                rib 2007 
[ A importância de Maeterlinck, (…), é a de ter ajudado Kandinsky a desembaraçar-se do objecto na compreensão do 
funcionamento da palavra. Dito de outra maneira, foi porque Maeterlinck dissociou o significante do referente, que Kandinsky 
pode tomar consciência da importância do significante sonoro ou, se quisermos, da ressonância interior. Como ele nos diz no 
fim do texto já citado: “…perde-se por vezes o sentido tornado abstracto do objecto designado subsistindo apenas, desnudado, 
o som da palavra.”    ] 
 
 
 
 
 
 
 
 
 
 
 
 
 
 
 
 
 
 
 
 
 
 
 
                                                                       Georges Roque, Qu’est-ce que l’art abstrait?, Folio Essais, Editions Gallimard, 2003 
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reflexões 002 
 
recusando o espartilho da busca de uma sintaxe universal, recusando a ideia de um vocabulário da arte abstracta que, criando 
novos significantes, engendra como que palavras, como faziam alguns dos pioneiros da arte abstracta, que possibilitam o jogo 
plástico na composição das obras permito ao acaso, omnipresente, quase diria omnisciente, impregnar o espaço vital que me 
rodeia e em fusão com a minha alma preencher as minhas obras de emoção. existe no meu caso, uma sintaxe plástica, não de 
signos de característica linguísticas (em que se pressupõe a existência de um significante e do correspondente significado), 
mas de meios plásticos que se fixam na minha obra e que criam uma linguagem plástica (não um estilo) própria. 
o processo comunicacional com o espectador estabelece-se através da composição e das características plásticas e 
referenciais dos materiais. a obra procura, através de um processo dialéctico, no diálogo com o espectador, o confronto estético 
ou filosófico. a obra só existe através deste confronto. assim, muda quando muda o espectador, altera-se em função da sua 
(espectador) dimensão intelectual e emocional. é assim criada a cada novo encontro uma nova realidade. a verdadeira 
dimensão da obra não está no impacto retiniano que possui mas no produto do confronto (dialéctica) com o espectador.  
 
como Duchamp, reafirmo a essência não retiniana da obra plástica; liberto os planos cromáticos de Mondrian do espartilho da 
universalidade; reafirmo o valor plástico dos objectos do quotidiano de Schwiters e proponho uma saída para o aparente 
impasse do quadrado negro de Malevitch. imponho a imagem num jogo duplo, de afirmação da arte por si própria e da sua 
relação com o referente. o objecto artístico num processo quase cínico, assume esta ambiguidade dúplice, afirmando-se como 
abstracto e figurativo em simultâneo. irónico, confunde provocatoriamente o espectador para abanando-o recuperá-lo do 
estertor existencial em que se possa encontrar. 
 
 
 
 
 
 
 
                                                                                                                                                                                                rib 2007 
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reflexões 003 
 
parte da obra, da ideia, está já presente nos objectos que vou recolhendo da rua. este estado de latência é uma qualidade 
intrínseca que está na base da emancipação destes objectos na sua relação com a obra que a partir deles terá origem. esta 
relação é um processo dialéctico, subversivo, que me envolve de forma quase parasitária. tenho por vezes a sensação de que 
me limito a “ver” o que outros não foram capazes. é esta a qualidade que procuro quando selecciono um qualquer objecto 
encontrado num lugar qualquer. é esta a qualidade que me atrai e que me leva a nele encontrar as qualidades plásticas para 
integrar um trabalho. é essa qualidade nuclear, que procuro quando, quotidianamente, perscruto com o olhar, o lixo deixado 
pelo Homem. a qualidade de ser para além da aparência, o toque da transcendência.  
ultrapassando a sua condição de materiais, recuperam o seu estatuto, num contexto conceptual, que lhes atribui propriedades 
que não possuíam anteriormente. 
 
estes objectos oferecem-me partes de mim próprio e do cosmos que doutra forma me não estariam acessíveis. apreendo o que 
me rodeia como um predador que deles suga a vitalidade tornando-a minha. encontro-me com o que, nunca tendo possuído me 
é devolvido. reforça-se intimamente a ideia de que nos meus trabalhos, estou cada vez mais “Eu”, na medida em que cada vez 
mais, paradoxalmente talvez, o objecto a integrar preserva a sua identidade. descubro desta forma aquele que não sei ainda 
ser.  
 
uma parte substancial de mim existe através daquilo que retiro da relação plástica e filosófica que vou estabelecendo, no 
processo criativo, com estes objectos. os painéis que vou criando são poemas que expressam visceralmente quem e o que 
sou, congelando no tempo um ou mais momentos daquilo que na minha vida possa ter algo de transcendente. 
através dos objectos que escolho e do jogo que com os materiais (cor, textura e forma)estabeleço, digo de mim e exponho as 
minhas entranhas. grito a minha relação com o mundo. derramo o meu sangue e ofereço a minha alma ao espectador. 
 
 
 
 
                                                                                                                                                                                                rib 2007 

18 

 

reflexões 004 
 
as experiências iniciais, embora tendo dado origem a trabalhos de má qualidade, eram os laboratórios onde um fervilhar de 
ideias se consumavam. cada trabalho é, neste período, portador de múltiplas formas de energia, indicando diferentes caminhos, 
deixando transparecer o turbilhão interior em que me encontrava envolvido. então, fixo-me num caminho que decido explorar. 
desenvolvo uma linguagem que reconheço ser devedora dos mestres que são afinal a génese do projecto que então iniciei (daí 
o nome: “Mondrian e Schwiters em amena cavaqueira com Malevitch sob o olhar beneplácito de Marcel Duchamp”). 
e o “contacto” com o seu trabalho que me incita a fazer o que faço. é o estudo da sua obra que encoraja a prosseguir. sentia 
como sinto ainda, como se da sua obra soasse um grito surdo que, esventrando-me, me exibisse a minha própria alma, 
levando-me ao maravilhoso mundo das emoções. 
o processo de apropriação da energia remanescente por eles deixada, inevitavelmente desacelera e descubro-me finalmente 
só. encontro uma linguagem e prossigo.  
 
este estado emocional, que me envolve, num êxtase quase doloroso de tão poderoso, leva-me a continuamente depurar o meu 
trabalho. nada é recusado e, apesar do desenvolvimento de uma sintaxe própria, mantenho-me permeável ao exterior e por 
isso mutável. prossigo numa direcção experimentando todos os desvios. o acaso é a minha liturgia as obras dos mestres o meu 
livro sagrado. não sendo um ortodoxo, parto dessa base, através de um questionamento constante pela prática de um contínuo 
processo de experimentação, para o desconhecido.  
a composição, como de resto todos os elementos plásticos que concorrem para o nascimento da obra, estão sempre ao serviço 
da emoção. não existe plano e; raramente desenvolvo qualquer tipo de esboço. 
 
inicialmente eliminava o referente despojando da sua identidade, os objectos que usava nas minha composições. portas de 
armários e outros objectos, que usava e uso como materiais para os trabalhos que produzia, serviam-me apenas porque me 
ofereciam a sua forma, cor e textura. na materialização da ideia, nascia a obra e morria o objecto. arrancava puxadores e 
dobradiças, quaisquer sinais que pudessem constituir pistas para decifrar a sua origem, fazendo-o desaparecer. existiam 
apenas, enquanto planos cromáticos que serviam a composição. 
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ao imporem a identidade de que tinham sido estripadas, surge uma mudança significativa cujo alcance no meu trabalho só 
agora começo a compreender.  
os objectos que vou utilizando, preservam agora a sua identidade, processo que uso para reflectir em torno de muitas questões 
da produção artística e da nossa existência. recupero vozes que ainda deles ecoam, vozes que têm ainda que dizer. eu sou o 
médium que estabelece contacto entre o mundo exterior e o universo perdido destes objectos. 
 
neste processo de reciclagem, imponho a imagem num jogo duplo de afirmação da arte por si própria e da sua relação com o 
referente. o objecto artístico, num processo quase cínico, assume esta ambiguidade dúplice, afirmando-se simultaneamente 
como abstracto e figurativo. irónico, confunde provocatoriamente o espectador arrancando-o ao torpor que o “imobiliza”, em 
busca da emoção. 
 
 
 
 
 
 
 
 
 
 
 
 
 
 
 
 
 
 
                                                                                                                                                                                               rib 2007 
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reflexões 005 
 
o carácter aleatório do acaso, que imponho como motor para o meu trabalho, condiciona qualquer tentativa de descortinar um 
rumo nas propostas plásticas que vou deixando.  
frequentemente descubro um propósito depois da obra acontecer. um projecto artístico é um contínuo, apesar dos forçados 
hiatos, com avanços e retrocessos. passos em frente, para o lado ou mesmo recuos ocorrem ao ritmo da inspiração e da 
transpiração. quando finalmente acontecem, descortino a quase sub-reptícia necessidade de explorar mais profundamente uma 
solução ou uma ideia. este aparente marcar passo, ao contrário de representar um perder de tempo significa a exploração das 
possibilidades plásticas que se abriram anteriormente.  
a constante experimentação que me imponho, no caminho que vou trilhando, traz a cada passo, o fantasma do falhanço. os 
trabalhos que por vezes constituem um fracasso podem ainda assim ser importantes neste processo de contínua 
experimentação. estas experiências falhadas deixam quase sempre um “rasto” sob a forma de soluções que abrem 
possibilidades para novos trabalhos. estas ideias falhadas são muitas vezes, mais adiante, recicladas para novas realidades 
plásticas.  
 
 
os riscos do ícone 
 
de repente dei-me conta do aparecimento do sujeito icónico no meu trabalho e do perigo que pode constituir. as portas que uso 
como materiais para as minhas obras, afirmam-se e, abandonando o estatuto de simples materiais plásticos, recuperam o 
significado semântico. este aparecimento da "Porta”, anteriormente escondida na composição, impõe riscos difíceis de 
controlar. o forte impacto do significante "Porta”, apesar de retalhado e distorcida no painel, sobre o espectador, pode desviá-lo 
do fundamental. o originalmente pretendido efeito provocatório corre o risco de se desvanecer através da rápida acção do ícone 
"Porta” sobre o espectador. o sentido que pretendo como o mais profundo da obra, aquele que expressa a emoção, a 
espiritualidade que emana da relação triangular artista/espectador/obra, o toque fugaz do transcendente, poderá nunca 
entranhar-se no espectador, pela luta desigual que estabelece com o irresistível apelo da imagem icónica.  
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a poderosa, quase fisiológica, necessidade de produzir estes objectos, este impulso que parece corresponder a uma pulsão que 
inexoravelmente me empurra para a obra, configura um estado de alma que embora me consuma no processo, me impele para 
a compreensão dos lugares mais recônditos de mim próprio. por lá procuro a luz que ilumina os mistérios da minha própria 
existência e dela faço impregnar os trabalhos que vou produzindo. 
 
 
diz-se que a arte abstracta não tem assunto. Georges Roque, propôs no seu ensaio “Qu’est-ce que l’art abstrait?” que o 
assunto talvez fosse o isolamento do artista, o seu anonimato, face à sociedade. talvez a abstracção tenha aberto aos artistas, 
desde os pioneiros como Kandinsky, Delaunay, Malevitch e Mondrian, mais uma via para expressar a realidade interior que os 
atormentava. 
 
 
 
 
 
 
 
 
 
 
 
 
 
 
 
 
 
 
                                                                                                                                                                                               rib 2007 
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rib 
pn011, 2004 
116 × 137 cm 
madeira, aparite, fórmica, metal  

 
 
 
 
 
 
 
 
 
 
 
 
 
 
 
 
 
 
 
 



27 

 

 
rib 
pn010, 2004 
135 × 110 cm 
madeira, aparite, platex, metal 

 
 
 
 
 
 
 
 
 
 
 
 
 
 
 
 
 
 
 
 

28 

 

rib 
pn007, 2004 
75 × 103 cm 
madeira, platex, aparite 
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pn009, 2004 
137 × 75 cm 
madeira, platex, aparite, plástico, metal 
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rib 
pn017, 2005 
100 × 50 cm 
aparite, metal 
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rib 
pn012, 2005 
144 × 110 cm 
madeira, acrílico, plástico, vidro 
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rib 
pn018, 2006 
184 ×  77 cm 
aparite, madeira, acrílico, vidro 
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rib 
pn019, 2006 
137 × 72 cm 
aparite, madeira 
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rib 
pn020, 2006 
120 × 120  × 40 cm 
aparite, madeira, metal, plástico 

 
 
 
 
 
 
 
 
 
 
 
 
 
 
 
 
 
 
 
 

38 

 

 
rib 
pn022, 2006 
139 × 94 × 53 cm 
aparite, platex, madeira, metal, acrílico 
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rib 
pn023, 2007 
130 × 102 × 46 cm 
platex, madeira, metal, acrílico 
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rib 
pn0,099 2002 
47 × 37 cm 
papel, plástico, madeira, argamassa 
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pç001 
43 × 43 × 50 cm 
madeira, plástico,  metal, papel 
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rib 
pç002, 2006 
172 × 72  × 38, 5 cm 
aglomerado, madeira, metal, papel 
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rib 
cx001, 2004 
84 × 30 cm 
madeira, aparite, metal, papel , vidro 

 
 
 
 
 
 
 
 
 
 
 
 
 
 
 
 
 
 
 
 

caixa fechada 

caixa aberta 
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o auto-retrato é um compulsivo exercício de purga através do qual se manifesta a multiplicidade do meu “eu”.  
 
anjos e demónios convivem, esgrimam pelo “espaço”, lutam pelo protagonismo numa estranha desarmonia interior. o constante 
conflito que tem origem nas distintas pulsões que me habitam toma conta de mim e exibe-se, mais aqui que em qualquer outro 
trabalho. catártico, o auto-retrato é a consequência dessa convulsão. é a manifestação de uma certa espiritualidade. retira-me 
as defesas, expõe-me e oferece-me ao olhar e à “dor”.  
 
cada novo auto-retrato, representa apenas uma fracção de mim próprio. cada peça que surge, revela algo que me era antes 
desconhecido, expressando assim, ainda que de  forma fragmentária os outros eus. cada novo trabalho é então, apenas mais 
uma peça de um puzzle maior, que é, por natureza, interminável. um puzzle que apenas a minha morte permitirá acabar.  
 
poder-se-ia definir o conjunto dos auto-retratos que vou produzindo, como os vidros que ficam, de um espelho onde me 
observava, após a sua queda no chão. no processo de queda, naquela fracção de segundo que antecede o impacto com o 
solo, o espelho vai perdendo a minha imagem que antes reflectia, exibindo parte daquilo que me rodeia. apenas alguns dos 
fragmentos do espelho partido, correspondem ao reflexo perdido da minha própria imagem. os restantes, representam então, a 
relação que estabeleço com o que me rodeia, com o universo, com a existência.  
 
certos objectos que vou coleccionando podem permanecer armazenados, semanas, meses, anos como que à espera, até que, 
casualmente, por razões que permanecem, para mim, ainda misteriosas, surge um sinal, estabelece-se uma ligação. sinto 
então um estranho e irresistível impulso. o objecto impõe-se. posso levar dias, meses até que me descubro no interior daquela 
peça. revela-se-me então uma nova parte de mim que emerge do seu estado de latência, aflora à superfície da alma e torna-se 
consciente. desvanece-se a ansiedade e surge agora um duplo sentimento: alívio e angústia. então, a energia outrora 
encerrada bem dentro de mim, liberta-se, emancipa-se, adquire vida autónoma e nasce a imagem. é agora uma entidade, um 
pedaço de “eu” que nasceu para a luz. pedaços de mim que se encontram no palco montando uma peça que é a minha própria 
vida. partes do meu reflexo que se me revelam. é o tempo e o acaso que me oferecem a mim próprio. é o caos, a aleatoriadade 
cósmica que me trucida e me decompõe em partículas elementares, para de seguida me reconstruir.  
sempre incompleto vou-me construindo. 
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rib 
ar002, 2002 
28 × 21 cm 
madeira  
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rib 
ar006, 2006 
30 × 22  cm 
acrílico 
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rib 
ar007, 2006 
32 × 16  × 22 cm 
madeira, arame 
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rib 
ar008, 2006 
44 × 24 × 23 cm 
plástico, metal 
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rib 
ar010, 2006 
31 × 17 × 10 cm 
metal 
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rib 
série “artistas”, salvador dali,  2003 
13,5 × 20 cm 
grafite, caneta de desenho, paintshop pro 
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rib 
série “artistas”, paul klee,  2004 
13,5 × 20 cm 
grafite, caneta de desenho, paintshop pro 
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rib 
série “artistas”, luís buñuel,  2003 
13,5 × 20 cm 
grafite, caneta de desenho, paintshop pro 
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rib 
série “artistas”, moore, 2003 
13,5 × 20 cm 
grafite, caneta de desenho, paintshop pro 
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rib 
série “artistas”, modigliani,  2003 
13,5 × 20 cm 
grafite, caneta de desenho, paintshop pro 
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rib 
série “artistas”, marcel duchamp,  2005 
13,5 × 20 cm 
grafite, caneta de desenho, paintshop pro 
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rib 
série “artistas”,  egon shiele,  2003 
13,5 × 20 cm 
grafite, caneta de desenho, paintshop pro 
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rib 
série “artistas”, cezanne, 2003 
13,5 × 20 cm 
grafite, caneta de desenho, paintshop pro 
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rib 
série “artistas”, claude monet, 2003 
13,5 × 20 cm 
grafite, caneta de desenho, paintshop pro 
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rib 
série “artistas”,  carlos paredes, 2004 
13,5 × 20 cm 
grafite, caneta de desenho, paintshop pro 
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rib 
série “artistas”, malevitch,  2003 
13,5 × 20 cm 
grafite, caneta de desenho, paintshop pro 

 
 
 
 
 
 
 
 
 
 
 
 
 
 
 
 
 
 
 
 

76 

 

rib 
cavalo,  2003 
13,5 × 20 cm 
grafite, caneta de desenho, paintshop pro 
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rib 
mulher,  2003 
13,5 × 20 cm 
grafite, caneta de desenho, paintshop pro 

 
 
 
 
 
 
 
 
 
 
 
 
 
 
 
 
 
 
 
 

78 

 

reflexão hedonista, descontínua e ontológica mas não escatológica2 
 
 
 
 
 
 
 
 
 
 
 
 
 
 
 
 
 
 
 
 

 

                                                 
 
escatologia 

do Gr. skór, skatós, excremento + lógos, tratado; s. f., tratado sobre os excrementos. 

do Gr. éschatos, último + lógos, tratado; s. f., parte da Teologia que se refere às coisas que deverão suceder no fim do mundo. 
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o quarto grande choque 
 
o ready-made é talvez o objecto artístico mais controverso da história da arte. o seu aparecimento acarreta a dessacralização 
da obra de arte, com consequências incontornáveis para a história da Arte e dos artistas que o sucedem.  
o seu impacto futuro na auto-estima humana, parece seguir o percurso histórico (de quase divindade (filho de Deus), a um 
vulgar ser vivo à face da Terra), da tomada de consciência da nossa irrelevância cósmica. este doloroso processo de revisão do 
papel da existência humana no Universo, questiona a sua colocação na estrutura da “hierarquia divina”. filosoficamente, 
acarreta como que uma gradual reestruturação mental, que  conduz a uma nova forma de olhar a espécie humana. o filho de 
Deus é deposto do seu altar. 
 
os quatro choques: 1º, a destruição, com Copérnico, de uns dos dogmas fundamentais, que colocava a Terra no centro do 
Universo; 2º, a descoberta, com Freud, do “inconsciente”, que retirou o poder que julgávamos possuir sobre nós próprios; 3º, a 
descoberta, com Darwin, de que o Homem e o macaco tinham um antepassado comum, retirando, desta vez, ao Homem o 
estatuto de filho de Deus, “reduzindo-o” à condição de primo dos símios, elemento da grande família dos primatas; finalmente, 
digo-o eu, o 4º grande choque, que leva, com Duchamp, à dessacralização, da Arte e com a pop-art e o pós-modernismo 
(Beyus), à sua democratização, transformando o comum dos mortais num potencial artista. agora todos podem ser artistas. 
 
ironicamente, Duchamp é traído pelos seus próprios objectos (os Ready-made). residindo a sua escolha, num processo de total 
afastamento de qualquer fundamento estético ou plástico, num alheamento dos elementos do “gosto”, presidindo à sua 
selecção um principio, como ele próprio declarava, não retiniano, eles (os Ready-made’s), à medida que a sociedade os 
aceitava e o sistema os integrava nas galerias e especialmente nos museus, subvertendo os princípios aplástico e filosóficos do 
autor, adquirem o estatuto de obra de arte, tornando-se progressivamente objectos interpretáveis esquecendo-se as frases que 
Marcel neles escrevia (o sentido literário dos Ready-made é ignorado). adquirem então uma dimensão visual, retiniana, que 
lhes não está na origem. Duchamp perdeu o controlo. os Ready-made adquirem vida própria e, como filhos tornados adultos, 
emancipam-se. como Duchamp disse então, “É muito poderoso! este amaldiçoado Herrisson (…) inquietante. Tornou-se 
demasiado belo”. 
 
                                                                                                                                                                                                rib 2004 
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Onde Entra a Arte Aqui? 
 
P. V. G - Creio que há de facto uma coisa chamada humanidade ou natureza humana. Duvido muito que ela tenha uma 
atracção por coisas positivas. Penso que ela tem, como todas as espécies uma atracção por coisas que lhe permitam 
sobreviver e reproduzir-se e que nesse sentido, o primeiro mandamento da lei divina, “crescei e reproduzi-vos”, é uma espécie 
de mandamento biológico, antes de mais nada, que está traduzido na linguagem divina, mas é isso que a espécie faz, esta 
como as outras. Cresce e reproduz-se. E tudo o que favorecer o crescimento e a reprodução, seja bom ou mau, a espécie fará 
e não há… 
 
 
G. C - Onde entra a arte aqui? 
 
 
 P. V. G. - A arte entra esquisitamente aqui. Repare, um artesão que faz, um artesão, um artista o que for, que faz uma mesa e 
lhe acrescenta num canto ou nos pés, alguma coisa e os que trabalham com ele dizem, tu és um artista, porque ele fez uma 
coisa que é particularmente interessante no pé da mesa. Mas a preocupação fundamental é que a mesa continue a funcionar 
como mesa e que esses pés da mesa tenham sido feitos de modo a serem de facto bonitos. Mas quem faz um quadro ou uma 
escultura, uma sonata ou uma sinfonia, faz alguma coisa que deve ser contemplada ou ouvida por si. E nesse sentido há 
alguma coisa de sagrado nisto. No sentido que é uma dádiva ao outros e uma coisa que vem de dentro de alguém que tem que 
fazer aquilo, pr’a nada. Em alguns povos primitivos esta gente que faz isto, é considerada muito próxima do reino dos deuses ou 
dos demónios ou do que for e louco, de um certo ponto de vista, isto é, ele está um pouco do outro lado. Quando se vê 
determinados futebolistas a jogar, a gente sabe que não há treino nenhum no mundo que seja capaz de fazer algumas pessoas 
fazer jogadas daquelas, nenhum, nasceram com aquilo. Agora a questão é que, se levam aquilo um pouco longe demais 
começam a desfuncionalizar o jogo e tornam-se o contrário, inúteis. O artista, no sentido em que nós nos habituámos a 
considerar, vive dessa desfuncionalização. Daquilo que é o puro gosto de fazer alguma coisa que é mais. 
Eu, às vezes, penso nas andorinhas, que é o meu animal favorito, porque é um animal muito bonito. As andorinhas que descem 
no meio das ruas das aldeias ou das vilas e vão à frente dos carros, que é um jogo que elas fazem, claramente (parecem os 
miúdos que fazem car-racing), e que eu suponho que as andorinhas sentem um rasgo qualquer de adrenalina naquilo e acham 
o máximo e, fazem isso, mesmo quando não há outras andorinhas a ver e, fazem voos, às vezes, duma elegância 
extraordinária. Mas eu não sei o que é que passa na cabeça das andorinhas e sei que se elas desfuncionalizarem 
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completamente o voo, espalham-se, morrem, aquilo não funciona. Nós é que olhamos para o voo da andorinha e dizemos, esta 
andorinha é extraordinária, isto é incrível este voo, é lindíssimo. E é o pintor ou o que for, o designer, que depois pega no voo 
da andorinha. Mas é esta desfuncionalização que é o que a gente chama arte. Há determinados talentos que o ser vivo tem, 
nós ou o meu cão, ou a andorinha, que são muito úteis a este ser vivo para crescer e multiplicar-se. E em muitos aspectos a 
cultura não passa nas peneiras do instinto, ou seja, são coisas que o ser humano tem, que lhe servem para atrair a fêmea ou 
atrair o macho ou proteger-se e multiplicar-se. E nesse sentido as nossas construções, por vezes, não são muito mais que as 
tocas dos castores e a nossa roupa não é muito mais do que a plumagem dos pássaros e por aí fora. Não é muito mais ou não 
é nada mais. Mas a arte coloca este pequeno problema. É que esses objectos de que estamos a falar não servem para nada. 
Não servem para nada. Por isso é que eu digo que têm que ver com a esfera do religioso e aqui é que há qualquer coisa que… 
 
 
G. C. - O Paulo é ateu? 
 
 
P. V. G. - Eu não sei se sou ateu. Já soube com uma certeza absolutamente lúcida. Hoje em dia não sei se sou ateu. Em todo o 
caso acho que nos seres humanos, ou no produto de alguns seres humanos, e nos gestos ou nas coisas de alguns animais e 
no florescimento de algumas plantas há alguma coisa que não é da ordem da razão. 
 
 
 
 
 
 
 
 
 
 
 
 
Transcrição da entrevista a Paulo Varela Gomes no documentário “Logo Existo” da realizadora Graça Castanheira 
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a arte não serve para nada? 
 
a natureza dotou-nos de capacidades intelectuais, que nos permitiu, enquanto espécie, sobreviver num mundo hostil e difícil.  
 
com a inteligência que evolutivamente adquirimos, com a consciência que nos permitiu apreender o que nos rodeia, 
desenvolvemos ao longo de centenas de milhares de anos, a tecnologia que nos permitiu superar a aparente impreparação 
para o confronto com as outras espécies animais, e com os elementos da natureza. de frágeis símios bípedes, evoluímos para 
poderosas criaturas, desenvolvendo incríveis capacidades adaptativas que nos colocaram no topo da cadeia alimentar. de uma 
espécie em vias de extinção, transformamo-nos em super-predadores e nos mais bem sucedidos colonizadores do planeta 
Terra. 
 
fabricámos instrumentos de todos os tipos. domesticámos plantas e animais que transformámos adequando-os às nossas 
necessidades. construímos barragens controlando os rios, movemos terras e montanhas, dominámos o mar e os ares e já 
partimos para o espaço á conquista das estrelas. tudo o que fizemos foi em nome da sobrevivência da espécie. como diz P. 
Varela Gomes: “E tudo o que favorecer o crescimento e a reprodução, seja bom ou mau, a espécie fará…”. 
 
dedicaram os nossos antepassados nómadas, parte do seu precioso tempo a produzir objectos a que facilmente hoje 
chamaríamos arte. pequenas figuras (reproduções de mulheres) que os acompanhavam nas suas migrações em busca de 
alimento. extraordinárias pinturas com que decoraram os tectos no coração de profundas escuras e misteriosas cavernas 
objectos. que, pelo menos aparentemente, parecem não contribuir para a sobrevivência da espécie. porquê? como diz P. V. G. 
“Mas a arte coloca este pequeno problema. É que estes objectos de que estamos a falar não servem para nada. Não servem 
para nada.”  
 
Para quê então? 
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a mente humana parece desta forma, conseguir penetrar num estranho e fascinante mundo que se distancia da realidade. as 
Vénus pré-históricas encontradas são intencionalmente deformadas, realçando aspectos do corpo humano de forma exagerada 
por um lado ou omitindo partes da anatomia por outro. nas pinturas rupestres, surgem figuras geométricas (entoptics)3 que não 
aparecem na natureza e os animais representados não são aqueles que o homem pré-histórico caça e de que se alimenta. 
cavalos cobertos de pintas criando um estranho padrão de pontos cujo objectivo nos escapa. linhas que se cruzam formando 
grelhas ou padrões de cores a fazer lembrar a arte abstracta do séc. XX e, embora mais tardias mas ainda interessantes, 
misteriosas figuras humanas com cabeças de animais. que estranho mundo representam com as suas pinturas estes nossos 
antepassados?  
 
Lewis Williams, um paleantropólogo sul africano, desenvolveu uma teoria que oferece uma nova explicação para o significado 
das enigmáticas pinturas rupestres que se encontram em cavernas e rochas de todo o mundo. estudando o transe dos chamãs 
e os efeitos do estado de consciência alterada na mente humana, percebeu que as figuras geométricas, grelhas, linhas e pontos 
pintados sobres as paredes das cavernas, são o resultado de alucinações, visões induzidas pelo transe ou outra forma de 
alteração da percepção do real (ingestão de plantas que contêm substâncias alucinogénicas por exemplo). estas formas 
geométricas que aparecem por todo o lado, em diferentes localizações geográficas, representam, manifestações artísticas que 
correspondem a diferentes períodos da pré-história. repetem-se, embora aqueles que as produziram estivessem afastados pela 
distância e pelo tempo. 
 
provocando o estado de consciência alterada numa experiência laboratorial, voluntários revelaram ter “visto”, durante as 
sessões, imagens que descreveram como sendo linhas, grelhas, pontos, etc., tal como aquelas que se encontram 
representadas nas cavernas pré-históricas. torna-se então claro para Lewis Wiliams, que estas imagens aparecem em 
diferentes contextos temporais e geográficos, porque estão “impressas” no sistema nervoso, no cérebro do Hommo-Sapiens, 
que se tem mantido inalterado desde o período em que produziu as deslumbrantes pinturas que afortunadamente encontrámos 
em Lascaux, Altamira e outros locais do planeta.  
 

                                                 
 
3 Expressão anglo-saxónica que se refere às visões de padrões geométricos, gerados no sistema nervoso. 
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estas, não são imagens do quotidiano humano. não são representações da actividade predadora dos nossos antepassados 
caçadores/recolectores. são representações das viagens dos chamãs ao outro lado, ao mundo dos espíritos, “Em todo o caso 
acho que nos seres humanos, ou no produto de alguns seres humanos,…, há alguma coisa que não é da ordem da razão.” 
respondendo a um esmagador e irresistível impulso interior o homem usa a arte, para representar um mundo idealizado ou 
simplesmente materializar a experiência das extraordinárias e transcendentais “viagens” dos chamãs curandeiros.  
“Mas quem faz um quadro ou uma escultura, uma sonata ou uma sinfonia, faz alguma coisa que deve ser contemplada ou 
ouvida por si. E nesse sentido há alguma coisa de sagrado nisto.”. estas cavernas tornam-se assim locais sagrados e os 
artistas, criadores destas imagens, poderosos chamãs que possuem a notável capacidade de comunicar com os espíritos. “Em 
alguns povos primitivos esta gente que faz isto (arte), é considerada muito próxima do reino dos deuses ou dos demónios ou do 
que for, e louco, de um certo ponto de vista, isto é, ele está um pouco do outro lado.”   
 
apesar do que acima descrevo, não parece existir para a arte, nenhum papel relacionado com a sobrevivência da espécie, no 
confronto com a natureza, com o hostil mundo selvagem. confirmar-se-á assim a ideia de que a arte não servirá para nada. é 
algo imaterial que é da ordem do espiritual. é algo que é do plano da transcendência.  
 
surge-me aqui a ideia que a arte (como a religião) é, na realidade, um subproduto da inteligência, um resíduo da consciência 
que o homem reciclou de forma a lidar com a transcendência. é a ferramenta que lhe permite apreender o inexplicável e 
absorver a extraordinária beleza que, afinal de contas, nos cerca por todos os lados. a arte será então, assim,  pelos menos na 
sua génese, um extraordinário gesto de dádiva, de entrega ao outro. “…uma dádiva aos outros e uma coisa que vem de dentro 
de alguém que tem que fazer aquilo.”  
 
na sua luta pela sobrevivência, à beira da extinção, o Homem usou a inteligência para se perenizar. usou as suas faculdades 
mentais para vencer esta batalha. dominou o seu planeta, chegou à lua e a outros astros do sistema solar e prepara-se para 
conquistar o Universo. consigo transportará a sua arte. este será talvez o mais belo e eficaz gesto de paz que poderá oferecer 
a uma outra civilização que porventura venha a contactar  
 
nos primeiros objectos artísticos em pedra, osso ou madeira ou na arte virtual dos dias de hoje, nas pinturas das cavernas ou 
na arte que não possui suporte físico, como a que viaja pela Internet, em todas as formas de expressão artística criadas e nas 
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que estão ainda por inventar, estará sempre presente esta etérea dimensão do extraordinário, a viagem interior em busca da 
transcendência. fica-me a sensação de que ao fazê-la, percepcionamos os mistérios do Universo e desvendamos os segredos 
da alma.  
 
para um subproduto da consciência, um resíduo reciclado, até que nem está nada mal. 
 
 
 
 
 
 
 
 
 
 
 
 
 
 
 
 
 
 
 
 
 
 
 
 
                                                                                                                                                                                                rib 2007 
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    “A tristeza durará sempre” 
 

            Vincent Van Gogh 
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